UNA FANCIULLA DEL RINASCIMENTO LOMBARDO

In occasione di Gallerie a Palazzo, l’evento che riunisce le gallerie d’arte con sede all’interno dello storico Palazzo Cicogna di Milano, la Longari arte Milano propone una rassegna di opere di prestigio. Con pezzi che vanno dalla scultura lombarda del XV secolo alla pittura piemontese e senese del pieno Rinascimento, passando per la declinazione spagnola e quella fiamminga della rinascita figurativa. A cui si aggiunge la tradizione ritrattistica del Seicento lombardo. Ma il ruolo centrale spetta a una delicata figura femminile in terracotta che dà il titolo alla mostra. Sempre sotto il segno della qualità.
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UNA FANCIULLA FRA GRAZIA CORTESE E DEVOZIONE
La rassegna messa a punto da Longari arte Milano ruota attorno a un pezzo di alta qualità, la Vergine Annunciata eseguita dal Maestro della Madonna del topo nel 1470 circa. Boccoli lunghi che incorniciano il volto, abito elegante, in linea con i dettami dell’alta società, la fanciulla scolpita nella terracotta, che ha perso la policromia originaria, a prima vista sembra più una giovane di alto lignaggio che una Vergine Annunciata. Ma rassicurano sulla sua identità e sul suo ruolo la testa leggermente inclinata e le braccia incrociate sul petto, ad assecondare la volontà divina. Del resto nell’arte lombarda del Quattrocento per calare le vicende sacre nella quotidianità dei nobili, gli artisti ricorrevano talvolta a vesti “profane”. E la scultura in esposizione rimanda proprio al clima della plastica in terracotta negli anni ’60 e ’70 del XV secolo, quando la modellazione dell’argilla conosce nella regione una straordinaria fioritura, legata al cantiere della Certosa di Pavia, dove una folta schiera di maestri lavora a statue di angeli, busti di profeti, fregi e festoni nei due chiostri del convento. All’interno di questa articolata équipe svolge un ruolo di primo piano Francesco Solari, membro di una famiglia d’artisti ticinesi, molto affermati sia nella scultura che nell’architettura. Delineano lo stile di Solari quattro angeli reggi cero, oggi allo Sforzesco, realizzati per l’Ospedale Maggiore di Milano nel 1466: con queste figure la Vergine Annunciata ha affinità nel volto ovale e florido, nelle mani grandi e forti, nel modo di definire le pieghe degli abiti. Se il modellato degli angeli è più libero, nella fanciulla prevalgono una grazia sorridente e il gusto per la decorazione. Le sue caratteristiche rimandano quindi alla personalità di un modellatore, ancora anonimo, riconosciuto come il Maestro della Madonna del topo, probabilmente allievo del Maestro degli angeli cantori. Il nome bizzarro dell’artista attivo fra gli anni ’60 e’70 del Quattrocento? Deriva da un’edicola milanese con la Madonna in trono e il Bambino, alle cui spalle si affaccia un animale, oggi molto rovinato, in cui l’immaginario popolare ha intravisto un topo, anche se forse era un ghiro o uno scoiattolo. I panneggi dal ritmo gotico riportano alla fase giovanile del maestro, che però mantiene lo stesso gusto decorativo anche nelle opere pienamente rinascimentali. Sia nella Madonna che nella fanciulla gli sguardi vivaci, i capelli inanellati, il sorriso accennato connotano una qualità molto alta, che conferma una posizione di tutto rispetto dell’autore nel panorama della plastica rinascimentale lombarda.

LE NOVITÀ DEL RINASCIMENTO PIEMONTESE

La mostra prosegue con una Natività: tra due stipiti all’interno di un edificio in stile rinascimentale, ha appena avuto luogo la nascita di Gesù. La Madonna si inginocchia in serena adorazione, secondo il racconto delle Visioni di santa Brigida di Svezia. Alle sue spalle si profila la giovane donna che dovrebbe essere Salome, la levatrice faticosamente trovata da san Giuseppe, che assiste meditabondo all’evento.
L’opera inedita, tempera su tavola del 1525, che si riferisce ai Vangeli apocrifi dell’Infanzia, è riconducibile alla cerchia di Defendente Ferrari, pittore piemontese del Rinascimento dalle spiccate doti narrative. L’autore, Eusebio Oldoni, documentato a Vercelli fra il 1514 e 1559, guarda al maestro per la sua vivacità, anche se la forza disegnativa e la volumetria di alcuni dettagli, come il bue e l’asino, richiamano il lavoro di Giovanni Martino Spanzotti, innovatore in senso rinascimentale della pittura in Piemonte. Oldoni tuttavia declina la cultura figurativa a cui attinge con luci più morbide e sagome maggiormente aggraziate. 

I RITRATTI DEL SEICENTO LOMBARDO

Longari arte Milano punta anche sulla ritrattistica. Originario della val Brembana, Carlo Ceresa (1609 - 1679) si sposta più tardi a Bergamo, dove è conosciuto per lo stile “alla veneta”, poiché usa colori alti, forti, per coinvolgere il devoto, suo referente principale, attraverso la rappresentazione di una religiosità semplice. La tela di Ceresa, Ritratto di famiglia, rientra appunto in una produzione particolare, un aspetto che va oltre le opere di soggetto religioso sparse per il territorio bergamasco. Esponenti della nobiltà locale commissionano infatti all’artista numerose tele, che gli danno una fama importante. Nel dipinto in esposizione la nobildonna dal volto pallido è circondata da tre bambini: tutti in abiti che rivelano la loro estrazione, anno una postura piuttosto rigida, ma sono uniti da un colloquio di gesti, come la mano della madre che accarezza la testa di uno dei figli e l’altra mano che sfiora un altro piccolo. I volti traggono un risalto deciso grazie ai toni intensi dei rossi che connotano le vesti e i panneggi dello sfondo. 

FRA MANIERISMO E BAROCCO SETTENTRIONALE

Dipinte quasi a monocromo, con una tavolozza giocata su una gamma di colori foschi, quasi fossero brunailles, le due tavolette sono da riferirsi ad Antonio Mondino, l’unico allievo varesino di Pier Francesco Mazzucchelli, detto il Morazzone (1573 – 1626), pittore della Controriforma. Concepite, forse, come scomparti laterali o ante di una struttura sacra più complessa, quale un polittico, un tabernacolo o la cassa di un organo, le opere presentano una Coppia di Angeli annuncianti sospesi tra le nubi. Le due figure celesti, con un giglio bianco, attributo legato alla purezza, sono colte in un movimento dinamico, in un’atmosfera densa, avvolte da nubi e da panneggi dorati dal sapore squisitamente tardo-manierista. La simmetria dei due soggetti suggerisce che facessero parte di una complessa Annunciazione, in cui si intravvede l’influenza del Morazzone nella postura teatrale dei corpi, con marcate torsioni anatomiche, e nell’uso fortemente espressivo del chiaroscuro.

IL QUATTROCENTO VENEZIANO, FRA COLORI E RARITÀ ICONOGRAFICHE

Soggetto particolarmente caro alla devozione privata d’inizio XV secolo, la Vergine, pressoché di tre quarti, accoglie il Figlioletto nel proprio abbraccio. Nella Madonna con il Bambino di Lorenzo da Venezia, già Maestro di Ceneda, attivo fra il terzo e il sesto decennio del Quattrocento, il Piccolo, adagiato su un cuscino posto sul ginocchio sinistro di Maria – dettaglio raro nell’iconografia del periodo, dove più spesso il cuscino è associato alla Vergine in umiltà – non ricambia l’amorevole sguardo materno, né sembra interessato al cardellino che stringe: gli occhi sono rivolti verso un punto lontano, esterno allo spazio del dipinto, quasi in una consapevole meditazione sulla futura Passione a cui allude l’uccellino. L’immagine racconta anche affettuosità tra i personaggi, attraverso il contatto con cui Gesù tende il piedino verso la mano della madre, suggellando visivamente l’equilibrio tra presagio del sacrificio e una dimensione più umana. Il dipinto, decurtato lungo i margini superiore e inferiore, si presenta in buone condizioni conservative. E tradisce il gusto veneto per lo sfondo oro e i colori intensi.


IL MANIERISMO SENESE CHE GUARDA A LEONARDO

La Sacra Famiglia con San Giovannino è un soggetto ricorrente nella produzione di Bartolomeo Neroni detto il Riccio (1505 - 1571), pittore, scultore e architetto senese, anche genero e allievo prediletto del Sodoma, al secolo Giovanni Antonio Bazzi (1477 - 1549). Nelle opere del Riccio, legate al Manierismo senese e caratterizzate da una dolcezza formale che guarda a Leonardo in modo mediato e approfondito, figurano diverse varianti dello stesso tema, sia in musei che in collezioni private. 

CLASSICISMO ITALIANO E PATHOS NORDICO

Il piccolo fanciullo nudo in posa serpentina afferra saldamente il manico della vanga che deve dissodare la terra, come testimonia la torsione che dà slancio al gesto. Nel Putto con vanga (Primavera?) in alabastro, del 1540 – 1550 circa, al dinamismo del corpo fa da contraltare il viso paffuto, connotato da un’indicibile malinconia, in una contrapposizione che riporta al mondo espressivo e intellettuale del grande scultore Mone.
L’azione è espressa nella sua potenzialità, ma non avviene ancora: il torpore del fanciullo è anche il torpore della natura e il gesto è accompagnato dalla melancholia generosa, lo stato d’animo riflessivo che connota l’inizio di ogni ciclo vitale. Il lavoro è riconducibile all’entourage di Jean Mone (1490 ca – 1548), artista francese che soggiorna in Italia, lavora ad Anversa ed è il primo scultore rinascimentale in Belgio, inimitabile nella commistione tra classicismo italiano e pathos nordico. Il putto è ascrivibile alle botteghe di Mechelen nelle Fiandre e Malines, a metà strada fra Bruxelles e Anversa. 

LA FORZA ESPRESSIVA DEL RINASCIMENTO SPAGNOLO

Un Profeta, o un santo non meglio identificabile, avvolto in una tunica ampia è rappresentato in questo prezioso busto in alabastro: la figura del vegliardo, con la barba lunga e spartita in ciocche in forma di tentacoli, è rappresentato col busto tagliato poco sopra la vita. L’uomo, del secondo quarto del XVI secolo, leva uno sguardo ispirato verso l’alto, mentre stringe le mani in preghiera contro il petto. L’opera, in buono stato conservativo, ha una composizione particolare, troncata, forse perché pensata per ornare una nicchia circolare o ovale di qualche architettura. Il materiale impiegato e lo stile spingono a cercarne l’autore in Spagna, nel mondo di Alonso Berruguete (1488 - 1561), tra i protagonisti dell’arte iberica del Cinquecento. Lo suggeriscono la vena espressiva che segna il volto, con la bocca aperta e la fronte fortemente aggrottata. L’artista, che a Firenze e Roma approfondisce lo studio dei classici e del Rinascimento italiano, realizza figure con un’intensità emotiva, in cui si uniscono modelli quattrocenteschi ed ellenistici. 

LA PLASTICA STILIZZATA AI TEMPI DI GALEAZZO SFORZA

Il rilievo in legno intagliato e dipinto del 1470 – 1480 circa, è qui presentato per la prima volta. L’opera, restaurata dallo Studio Quartana di Milano, per le dimensioni contenute e il profilo sagomato, sembra dovesse appartenere in origine a un complesso più ampio, quale un’ancona lignea. Si può pensare che l’Adorazione dei Magi facesse parte di una narrazione legata alla vita di Cristo. La Vergine, vestita di una tunica rosa bordata d’oro e avvolta in un ampio mantello blu, sorregge il piccolo e robusto Gesù bambino. Appena dietro di lei, seduto, si scorge San Giuseppe. Sotto una tettoia stilizzata Gesù si protende con grande naturalezza verso il dono offerto dal primo dei Magi, Melchiorre; in posizione arretrata si trovano Baldassarre e Gaspare, dai tratti orientaleggianti. L’autore crea figure delicate, quasi sopraffatte dall’ampiezza delle vesti, e mostra attenzione alla resa degli affetti e dei sentimenti. I caratteri dell’Adorazione sembrano orientare la sua collocazione culturale verso l’Italia settentrionale della seconda metà del Quattrocento e in particolare verso la Lombardia al tempo di Galeazzo Maria Sforza. Nell’impostazione della scena, ad esempio nei fondali rocciosi scheggiati, riecheggiano i prodotti della bottega degli intagliatori Urbanino e Baldino da Surso, operosa tra Lombardia e Piemonte per buona parte del XV secolo. 

Longari arte Milano
Da tre generazioni punto di riferimento per gli amanti dell’arte a Milano, la Galleria Longari Arte Milano è un tesoro inesauribile di opere e oggetti: propone dalle sculture lignee del Medioevo italiano ai dipinti del Seicento fino alle creazioni delle avanguardie del XX secolo. Da settant’anni la famiglia di antiquari valorizza l’arte del nostro Paese, con gusto e competenza, messi a disposizione nel capoluogo lombardo e online. 
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